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EL FESTIVAL DE OTOÑO 2002 
Del 15 d'octubre al 17 de noviembre 
Magda Ruggeri Marchetti 
Una vez más, Madrid se ha convertido en la capital de la cultura teatral a causa del deci-
monoveno Festival de Otoño y sus importantes espectáculos provenientes de todo el mundo, 
representativos de las artes escénicas del momento. 
La inauguración, a cargo de Paolo Conte, consistió en un concierto que acababa de triun-
far en el Barbican Hall de Londres. En el escenario acompañaban al artista numerosos músi-
cos y cantantes para hacer un recorrido por las diferentes etapas de su repertorio, además de 
algunas piezas sacadas de su último disco, Razmataz. 
Cuatro son las disciplinas que ofrece el Festival: teatro, música, danza y teatro musical. Sería 
imposible mencionar todos los espectáculos. Nos centraremos en el teatro, que es el aspec-
to que nos ocupa profesionalmente y que es también la atracción principal de esta edición. 
Con el broche de Aire y canto, de Rafael Alberti, recitado por Nuria Espert, amplísima ha sido 
la oferta, con una gran variedad de estilos: teatro clásico, monólogos, vanguardia y varios nom-
bres de la escena internacional. 
Gran protagonismo ha tenido el teatro argentino. Recordamos en particular Lo muerte de 
Marguerite Duros, de Eduardo Pavlovsky, que es también el magnífico intérprete del monólogo 
intenso y profundo sobre los recuerdos de toda la vida de un hombre desde la juventud hasta 
la vejez, y que tuvo un éxito rotundo. En la sala Ensayo 100 todo el público puesto en pie 
aplaudía sin cesar y siguió aclamándole también después de su salida definitiva del escenario. 
Notable, sobre todo por la excelente actuación del grupo y en particular de Ingrid Pelicori, fue 
Extinción, que trata del difícil equilibrio en la cotidianeidad de las relaciones familiares. De aquel 
país han llegado también Lo maso neutro, de Jorge Sánchez, director además de autor; Lo escalo 
humano, de Javier DauIte, Rafael Spregelburd y Alejandro Tantanian, y Serenata argentino, de 
Enrique Pinti, con su original humor crítico. 
En el Teatro del Círculo de Bellas Artes se presentó En brozos del aire, un homenaje a Luis 
Cernuda en el centenario de su nacimiento. Se trata de un montaje basado en la evolución 
de la idea del.amor que encontramos en Lo realidad y el deseo, obra poética que discurre por 
los meandros de la tensión entre estos dos polos. Miquel Insúa, director del espectáculo, vin-
cula esta oposición a la pertenencia del poeta sevillano al movimiento surrealista, y sin duda 
es cierto que para los representantes de esta corriente el deseo constituía la verdadera voz 
interior del hombre. Declara haber dividido la pieza en tres bloques y a cada uno le ha asig-
nado un personaje. El hombre primero (Pablo Paz) tiene 25 años, intenta realizar su deseo 
pero tiene que aceptar su derrota; el hombre segundo, de 40 años (Carlos Hipólito), ya está 
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Dario Fa i Rafael Álvarez, El brujo, 
autor i interpret de San Francisco, juglar de Dios. 
desengañado del amor; y el hombre tercero, de 60 años (Manuel de Bias), que ya no ve el 
amor como el objeto de su deseo, sino como fuerza de la vida. Los tres actores están 
simultáneamente en escena y dialogan a través de los poemas magníficamente recitados, espe-
cialmente por Manuel de Bias y Carlos Hipólito. El escenario es sencillo pero evocador: un 
recinto cúbico blanco con un paralelepípedo suspendido por cables a modo de mesa llena de 
papeles eSCrItos. En un momento dado éste bascula en el aire constituyendo una especie de 
monolito o estela notante, dejando caer los papeles al suelo. Una música adecuada acompaña 
toda la representación. 
En el Teatro Albénlz se estrenó Son FranCISCO, juglar de DIOS, el último monólogo de Dan'o 
Fa, que desarrolla aquí el tema de la manipulación de la realidad por la historia oficial, desde 
siempre objeto de su interés y profundo estudio. En su opinión, el santo a uó como un aut . n-
tico juglar y en sus arengas sabía desenmascarar hipocresías e intereses privados, buscando 
siempre revelar la verdad. Según la traductora Carla Matteini (dossier de p,-ensa) «Fa quiere 
reivindical" la verdadera historia de un revolucionario moral ( ... ) y lo hace en su estilo habitu-
al de juglar contemporáneo, desde la profunda empatía con el santo, narrando su vida con el 
humor y la libertad que tanto le identifican con su personaje». Rafael Á lvarez, el Brujo, en cali" 
dad de intérprete y directol~ entusiasmó al público del Albéniz que le aplaudió efusivamente 
poniéndose en pie. La sencilla escenografía presentaba al fondo una pintura de Darro Fa 
reprodUCiendo el Asís medieval. mientras el escenarro se hallaba atravesado por numerosos 
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hilos que terminaban cerca del suelo en una bombilla. El actor se movía entre ellos narrando 
los episodios más salientes de la vida del santo, cambiando de voz y de personaje con gran 
rapidez, imitando y saltando. Vemos así a Francisco en sus años juveniles derribando las torres 
de los nobles, en Bolonia arengando contra la guerra, en Gubbio amansando al lobo, y en 
Roma en su entrevista con el Papa obtenida después de larga y difícil espera. 
También en el Teatro Albéniz asistimos a la representación de Edipo XXI, de Lluís Pascual, 
que ha enlazado fragmentos de Antígona, Edipo Rey y Edipo en Colono, de Sófocles, Prometeo 
encadenado, de Esquilo, y Cuatro horas en Chattila, de Jean Genet. condensándolos en un espec-
táculo de una hora y treinta minutos. Pascual explica así las razones de este montaje: «La rea-
lidad se ha vuelto cinematográfica y ya no nos conmueve más allá del instante, eh el mejor de 
los casos. Sólo la poesía puede aún conmovernos porque nos pilla de cara, lo que equivale en 
nuestra época esquinada y de perfiles, a pillarnos a traición. De esa creencia nace este Edipo 
XXI» (dossier de prensa).Y sobre la actualidad del espectáculo afirma: «¿En los últimos meses, 
días, horas, cuántas veces y por cuántos motivos la humanidad ha emprendido guerras públicas 
y privadas? ¿A cuántos Prometeos ha encadenado? (oO.) ¿A cuántas Antígonas les han prohibido, 
que no impedido, enterrar a sus muertos?» Dentro de esta convicción es perfectamente com-
prensible mezclar los horrores del mundo antiguo con la crónica de los asesinatos de refugia-
dos árabes en Chattila.Así, cuando este Edipo llega a las puertas de Atenas con su hija Antígona 
y recuerda su historia, nos cuenta también la historia del hombre, sus limitaciones para supe-
rar sus propios instintos criminales con su inevitable secuela de destrucción y de ,dolor. 
El director condensa esta mezcla de tragedias en un espectáculo breve pero intenso en el 
que los trágicos versos, signos del sufrimiento, se hallan atenuados por un velo de distancia, 
pero son siempre armónicos, sin altibajos, aunque nos ha parecido que Vicky Peña en el doble 
papel de Jocasta y Antígona ha dado un toque de especial tragicidad. Contribuyen al tono casi 
invariable de todo el espectáculo los colores grises y neutros del escenario, donde sólo se 
aprecian unos biombos de tela metálica, y entre ellos y el patio de butacas se, mueven los 
actores y todos doblan sus papeles, excepto Edipo, a quien da voz Alfredo Alcón. Su actuación 
es muy mesurada y nunca alcanza los acentos trágicos a los que estamos acostumbrados en 
los dramas griegos, sino más bien los de una tragedia sorda, muda, cotidiana: la tragedia del 
hombre de todos los tiempos. El trabajo de los actores es excelente y en todo el montaje se 
aprecia el arte de Lluís Pascual en mantener los tonos trágicos muy comedidos para subrayar 
la cotidianeidad de la tragedia. 
En el Teatro de la Abadía se estrenó Jimmy, créature de réve, escrita, interpretada y dirigida 
por Marie Brassard. Es un retrato contingente del mundo de los sueños que intenta transmi-
tir vivencias inefables por naturaleza, y solamente la propia autora y protagonista puede abor-
dar la tarea de representar con suficiente fidelidad las sensaciones imaginadas o experimen-
tadas por ella misma. Se trata de un cuadro impresionista sobre el universo onírico, con sus 
incoherencias espaciales, temporales, temáticas y lógicas pero no por ello carente de cierta 
consistencia interna que corre al hilo de un estado de ánimo en nuestro caso punteado de 
momentos de placer y fantasías sexuales sobre el fondo de una sutil angustia. Es una consis-
tencia que presupone verosímilmente experiencias de la vida real de la autora, y que todos 
sabemos que son en muchas ocasiones el germen de las vivencias oníricas. 
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Pentesilea i AquiHes en el duel mortal. 
Pentesilea, de Heinrich von Kleist, amb direcció de Peter Stein, 
al Teatro de Madrid dins el Festival de Otoño. 
Como afirma Lorraine Hébert en el programa de mano. la autora, movida por una extrema 
curiosidad por el mundo de los sueños, se ha apresurado en ocasiones a ponerlos por escrito 
antes de que desaparecieran con rapidez de la memoria consciente, y sin duda estamos ante 
alguno de estos relatos. Los núcleos temáticos de estas acciones indefinibles son un general 
estadounidense, ella misma de niña y siempre en edad indeterminada, vivencias eróticas con 
un episodio onanista y, percibida como personaje negativo, una adrizo Unas y otras entidades 
oníricas se disputan la generación de la etérea e imprecisa identidad que se concreta en la figu-
ra de Jimmy, la única materializada en la escena. La indefinición caracteriza sobre todo a la 
pmpia identidad personal y sexual de este yo onírico de la protagonista, con su edad indeter-
minada y unos cabellos largos recogidos en una cola, pecho de mujer pero sexo, voz y traje 
masculinos. Esta vaguedad se articula en dos niveles de sueño, siendo Jimmy hijo del general, al 
parecer ya muerto en el primero, pero que en el segundo no sabe si es a su vez una ensoña-
ción del general, que lo sueña como peluquero homosexual que suspira por un Mitchell amado 
por el militar: o peor aún, de la inconcreta y vagamente hostil actriz que proyecta sobre él sus 
fantasías de mujer, creando esa atmósfera permanente de desasosiego que impregna la esce-
na. Una insatisfacción más intensa la genera el episodio del placer interrumpido justo antes de 
alcanzar la culminación, cuando iba a besar a Mitchell. Interesantísima también la temática del 
pájaro muerto, presumiblemente anclada a alguna experiencia infantil. Un punto notable de 
angustia se alcanza en la descripción de la escena del desierto sembrado de torsos de solda-
dos segados por la cintura que imploran al aire con sus brazos y que enlaza de nuevo con la 
profesión del general. El cuadro que se evoca trae a la mente emociones de surrealismo dalinia-
no. 
222 
El tema conceptual de la existencia independiente de las entidades oníricas respecto de las 
personas que las experimentan en sueños planteado por la obra, se inserta en una larga tradi-
ción que arranca de la discusión de la autonomía de las ideas platónicas respecto de los seres 
reales, pasa por el tema calderoniano de la vida-sueño y conoce un inesperado resurgimiento 
en la era informática: la independencia de los algoritmos (software) frente a las máquinas con-
cretas (hardware) que los ejecutan. La estructura de los sueños ha sido y es también impor-
tante objeto de atención de la psicología y de la literatura, pero sin embargo no es ésta la preo-
cupación central de este trabajo de Marie Brassard: ella misma declara (programa de mano) 
que lo que busca esencialmente es jugar a subvertir las reglas habituales, por las que el per-
sonaje utiliza como vehículo al actor, siendo ahora éste quien proyecta sus fantasías, su mundo 
imaginario, en la escena creando un personaje, precisamente de reve, que los encarne. 
La escenografía es simple, funcional, imaginativa. Los cambios de luz, de tonos puros, sub-
rayan las variaciones temáticas y de los estados emocionales. Los movimientos están reduci-
dos al mínimo, pero el deslizamiento de los pies y los gestos, sobre todo de las manos, tienen 
el poder de transmitir sensaciones de irrealidad. Conseguido y de gran efecto el tratamiento 
de la voz, probablemente mediante un filtraje de los tonos graves o agudos para obtener una 
voz infantiloide o masculinizante, yen cualquier caso con una cromaticidad hermafrodítica, per-
fectamente adaptada al momento del personaje. De hecho, la actriz habla siempre a través de 
un micrófono casi imperceptible pegado a la boca. El público del estreno aplaudió tan larga y 
efusivamente que la actriz tuvo que salir cuatro veces. 
En el Teatro de la Zarzuela hemos visto La ópera de cuatro cuartos, de Bertolt Brecht y Kurt 
Weill, dirigida por Calixto Bieito, en versión de Pablo Ley. La obra, que deriva de The Beggar's 
Opera, de John Gay (1728), se estrenó el 31 de agosto de 1928 en el Theater am Schiffbauerdamm 
de Berlín y tuvo un éxito extraordinario, convirtiéndose en uno de los hitos teatrales de la época. 
A pesar de que los hechos tengan lugar en el Londres victoriano y de que sus protagonistas sean 
mendigos, prostitutas, ladrones, policías corruptos y chulos, inmediatamente se comprende que se 
trata de una sátira de la República de Weimar. En nuestros días la ópera puede considerarse ya 
como uno de los grandes clásicos del siglo xx. Las canciones de Weill sobre letras de Bertolt 
Brecht emprendieron enseguida un camino independiente y se cantaron y se cantan todavía en 
los cabarets de moda. 
Brecht yWeill trasladaron al escenario, en una sátira de gran efecto, la dura vida de la época 
cuando mancos, ciegos, cojos, fiel estampa de la derrota de la Primera Guerra Mundial, llenaban 
las calles de Berlín viviendo del robo y la mendicidad. Este inclasificable espectáculo, que no era 
una ópera, ni una opereta, ni cabaret, ni drama, sino que mezclaba todos esos géneros, parecía 
condenado al fracaso; sin embargo, el público se entusiasmó y le decretó un éxito clamoroso. 
Distintas las épocas y las mentalidades, Calixto Bieito se enfrenta a la obra con atractivas 
y palpitantes innovaciones para alcanzar el mismo impacto sobre el público de hoy. Lleva pues 
al escenario una especie de gran almacén dominado por una tómbola rutilante, y los perso-
najes representan seres que encontramos cada día, atentos sólo a los dictados del consumis-
mo y de las descarnadas reglas del comercio, y parecen depender de los momentos de felici-
dad que les procuran los premios de la tómbola: una lavadora, una nevera, un peluche. Bieito 
nos presenta así a unos hombres obsesionados por el triunfo rápido y por el consumismo que 
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emblematiza en esa invasión de electrodomésticos, peluches, objetos inútiles que en la esce-
na final cubren el suelo mientras Mackie se asa en la silla eléctrica glosando los cambios de la 
sociedad. 
Peachum y Mackie lideran dos clanes enfrentados, pero con distintos planteamientos. Mientras 
el primero encarna una actitud constructiva, el segundo persigue sólo su satisfacción personal, 
que en el fondo depende de sus amores: Jenny. Polly. Lucy. Para que la burguesa aspiración de 
Mackie y Peachum de llegar a una situación de ciudadanos instalados no parezca anticuada en 
nuestro mundo de hoy. dominado por los grandes intereses económicos, aquí «Peachum tiene el 
sueño del ciudadano "moderno", quien, como estratégico financiero y salvador autodenominado, 
aspira al poder y a la riqueza en una estructura de la sociedad y de comunicación dinamizada por 
el consumo. Mackie, por otro lado, es su rival anárquico y cae víctima de la fragilidad humana, ya 
que su búsqueda del amor verdadero y de la felicidad personal es la perdedora de esta lucha» 
(Xavier Zúber, dossier de prensa). De la misma manera, los mendigos no se proponen deslucir el 
banquete de la coronación sino la boda de un príncipe. Pero, por lo demás, fuera de estas liber-
tades, la acción transcurre dentro de los cánones establecidos por Brecht, y Bieito nos ofrece un 
espectáculo agradable. 
Óptima la música de la Orquesta de Cámara del Teatre Lliure bajo la dirección de Lluís 
Vidal. Notable todo el grupo de actores-cantantes, en que destaca por su voz la Jenny de 
Cecilia Rossetto. Boris Ruiz imprime un aire gangsteril a Mackie, y Caries Canut encarna de 
manera convincente al rudo negociante Peachum. El público aplaudió entusiasmado. 
En el Teatro de Madrid se estrenó Pentesileo, de Heinrich van Kleist (1777-181 1), bajo la 
dirección de Peter Stein, que se encargó también de la adaptación. El mito es antiguo y tam-
bién Virgilio en la Eneido describe el valor de Pentesilea, la reina de las amazonas, mujeres gue-
rreras originales de Tracia que vivían en comunidad sin hombres y que una vez al año iban a 
la caza de varones para asegurar la continuidad de la estirpe. Aquiles mató en batalla a 
Pentesilea, que había acudido en ayuda de Troya, y cuando, despojándola del yelmo, se dio 
cuenta de que era una mujer, se enamoró perdidamente de ella. Kleist, en pleno romanticis-
mo, elaboró y amplió la historia amorosa. En efecto: él imagina que Aquiles hiere gravemente 
a Pentesilea, que pierde el conocimiento, pero, habiendo quedado pasmado ante su belleza, 
cuando ella vuelve en sí le deja creer que es su esclavo. 
Kleist presenta un Estado ideal en el que las amazonas han superado todas las dificultades 
de relación entre hombres y mujeres: el sexo tiene el único fin de procreación durante la fies-
ta de las rosas, pero los varones tienen que ser vencidos en batalla por ellas.También Pentesilea 
se enamora inconscientemente de Aquiles, y su arrebato emocional y sensual termina por 
destruir no sólo al Pelide en un roptus de furia amorosa, sino también a ella misma y a todo 
el reino. Para Stein, la intención de Kleist era subrayar el riesgo y la obnubilación de la mente 
ante el amor erótico o la atracción obsesiva por una persona. Stein ha elaborado en torno a 
este tema una visión personal más actual, sin olvidar las claves freudianas. Los dos héroes se 
sienten irremediablemente atraídos, pero la pasión ciega y la furia guerrera de Pentesilea se 
funden en un roptus destructivo que lleva a un desenlace caníbal. 
En la obra hay un continuo intercambio de papeles entre masculinidad y feminidad, y el 
juego de inversiones de roles termina con dar la impresión de la incertidumbre sobre su 
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Maddalena Crippa, protagonista de Pentesilea, 
de Heinrich von Kleist 
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misma personalidad. Interesante es también la relación entre Pentesilea y Protoe, que intenta 
ayudar a la reina con todos los medios, pero, a pesar de su sentido del realismo, fracasará. Y 
fracasará de la misma manera la sacerdotisa que estalla en llanto cuando se da cuenta de la 
derrota de su mundo tribal. El conflicto más profundo se desarrolla en el alma de la protago-
nista, que no sólo lucha en la batalla, sino también en su propia intimidad, y lo expresa magis-
tralmente Maddalena Crippa, que cambia rápidamente de expresión entre la felicidad y la 
desesperación revelándose como una gran actriz. 
El espacio escénico es sugerente y extremadamente sencillo: un recinto negro con tres 
puertas iluminadas donde a veces desciende en cada una un gong que solemniza con su per-
cusión los momentos álgidos. Peter Stein ha sentido la necesidad de volver a la tragedia grie-
ga y ha introducido un coro que transmite las partes narrativas del texto escrito, y crea una 
atmósfera muy particular por medio de sus cantilenas, de sus percusiones, y a veces se trans-
forma en elemento de contraste cuando su actuación es distinta de las demás mujeres. Sus 
rápidos movimientos, sus luchas, sus gritos imprimen al espectáculo un aire de antiguo belicis-
mo, en particular en la representación de las batallas, donde un ronco fragor de helicópteros 
evoca el ambiente épico y grandioso del film Apocalypse Now. 
De gran emotividad es la escena en la cual la sacerdotisa y sus jóvenes discípulas siembran 
de rosas el suelo, mientras el coro baja al pie del escenario y sobre él bate golpes de tambor 
con sus palmas. Solemne es también el duelo entre Aquiles y Pentesilea, representado a 
cámara lenta. La escena final es de un gran efecto, y el código icónico subraya la profundidad 
de la tragedia. En el suelo los cuerpos del Pelide y de la Reina yacen juntos. Las amazonas los 
recubren con las rosas nupciales sin dejar sus cantilenas, que ahora repiten obsesivamente 
«cal-ma ... cal-ma ... cal-ma ... », pero poco a poco todas se recuestan sobre el túmulo en un sui-
cidio colectivo mientras al fondo, en el marco blanco de la puerta central iluminada, se recor-
ta en pie la sacerdotisa que parece petrificada por el dolor. 
La dirección es verdaderamente brillante, y se sirve de la luminotecnia y del código acús-
tico para subrayar los momentos más trágicos. Recordamos entre ellos el estallido de la tor-
menta cuando se decide el segundo duelo entre los amantes, duelo que llevará a la catástrofe. 
El vestuario de Franca Squarciapino es espléndido, y todos los actores, encabezados por 
Maddalena Crippa, realizan una excelente actuación. En conjunto, un maravilloso espectáculo 
que raramente se ve hoy en día, en que tanto abundan los excesos actualizantes. 
En el modernísimo y acogedor Teatro del Centro Cultural de la Villa de Móstoles hemos asis-
tido a Copenhague, de Michael Frayn, dirigida por Román Calleja sobre traducción al español de 
Charo Solanas, obra que trata de la controvertida visita de Werner Heisenberg Ouan Gea) a Niels 
Bohr (Fernando Delgado) en el otoño de 1941. Aunque ha habido contribuciones recientes al 
esclarecimiento de su motivo y contenido, tales como la revelación de algunas cartas que el danés 
escribió al alemán después de la guerra y que nunca llegó a enviarle, lo que hablaron sigue envuel-
to en el rnisterio y la obra no pretende resolverlo. Es, en este sentido, una obra abierta que apun-
ta un abanico de hipótesis bien engarzadas en una sólida textura lógica, pero imposible de decidir 
con los documentos disponibles. Sin embargo, bien pudiera suceder que en realidad no hubiera 
«una verdadera razón» para aquella visita, sino varias motivaciones concomitantes, probable-
mente las que la obra pasa en revista, y que esto constituya la hipótesis más acertada. 
226 
Una secuencia de saltos espaciales y temporales nos traslada r:epetidas veces de la época 
dorada de la universidad de Gottingen a encuentros posteriores a la guerra, pasando por la 
llegada de la noticia del bombardeo de Hiroshima al grupo de científicos alemanes prisioneros 
en Farm Hall y de vuelta a aquella noche de 1941, repasándose todas las posibilidades e inter-
pretaciones de la visita. Esta exploración es inseparable del retrato, bajo múltiples perspectivas, 
del mundo de los físicos atómicos de la época, de sus historias, de su diáspora por el triunfo 
del nazismo y la guerra, y de sus ambiciones personales. La obra ni pretende ni puede aclarar 
los misterios de la ya histórica entrevista, pero sí consigue hacer una interesante narración de 
los trabajos en pos de la bomba atómica por alemanes y americanos, y una disección de la figu-
ra de Heisenberg y sus circunstancias. 
Es historia del siglo xx que el brillante físico y teórico alemán, y premio Nobel (1932), 
encabezó el grupo de científicos involucrados en el Proyecto Uranio, impulsado por el régimen 
nazi por convicción y por temor a los progresos que pudieran estar haciendo los aliados en este 
campo. Caben aquí todos los matices en la adhesión personal al proyecto: patriotipmo genuino, 
distintos grados de adhesión al nazismo, orgullo científico personal y nacional en rivali-dad con 
los aliados, temor a que el enemigo poseyera la bomba primero, etc. Se puede espe-cular tam-
bién sobre la evolución de esta adhesión cuando la victoria de Alemania empezaba a no estar 
clara, y la certeza de la derrota iba abriéndose camino. Para congraciarse con los vencedores, 
en sus reticentes declaraciones los científicos capturados intentaban en gran medida metamor-
fosear los modestos resultados y la evidencia creciente de su dificultad en deliberado entorpeci-
miento, llegando posiblemente alguno de ellos a creerse su propia versión de que el aparente 
fracaso fue en realidad el éxito de la labor de obstrucción contra un régimen reprobable. La obra 
personifica en Heisenberg el orgullo de tantos científicos dispuestos a dar cualqui~r explicación 
distinta del reconocimiento de la propia incompetencia: desafección al nazismo e intento de evi-
tar que Hitler poseyera este tremendo medio de destrucción, conciencia del alcance industrial 
del proyecto, imposible para la Alemania en guerra, y lógica tibieza en su desarrollo, intento de 
construir sólo un reactor para la producción pacífica de energía, todo menos admitir que ver-
daderamente buscaban la bomba atómica y no habían sido capaces. 
Sin embargo, las explicaciones de Heisenberg recogidas por la obra eran parcialmente cier-
tas y alguna deliberadamente ambigua, pues un reactor podía ser utilizado también para pro-
ducir plutonio, útil para la bomba. En la pieza podemos intuir al menos otros dos aspectos más 
humanos que condicionaban la relación con Bohr. Por un lado, el deseo más o menos cons-
ciente de superar algún residuo de sumisión psicológica, heredada de la relación del discípulo 
frente al maestro y premio Nobel más antiguo (1922), de gran peso en la sociología del mundo 
académico, presentándose como la cabeza de los estudios nucleares de la mayor potencia del 
momento, mientras Bohr era ya sólo un profesor de un pequeño país ocupado. Por otro, 
exhibir la propia condición, que le eleva sobre el resto de los mortales, de señdr del destino 
de la raza humana como protagonista, en competición con los aliados, de la consecución de la 
nueva y tremenda fuente de energía. Más allá del posible intento de obtener indicios sobre los 
progresos de los aliados que le reconfirmasen la propia viabilidad del proyecto, estos dos 
motivos inconscientes y velados por el secreto militar podrían bastar por sí solos para explicar 
la misteriosa visita. Naturalmente estaría presente también una sincera preocupación por la 
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suerte de los Bohr, de familia judía, el deseo de manifestarles que intentaba protegerles a través 
de la embajada alemana, excusarse por la suerte de otros colegas y compatriotas, etc. 
Margrethe (Sonsoles Benedicto), la mujer de Bohr, es quien se encarga de exteriorizar toda 
la indignación y el desprecio por los invasores, pronunciando los pensamientos que, por co-
rrección académica hacia el viejo colega, sin duda el marido reprimía. En la conversación entre 
los dos personajes y la mujer desfilan los nombres de la mayoría de los físicos de la época, 
familiares al oído de cualquier estudioso de la ciencia moderna, y los principales hitos del 
desarrollo de la teoría cuántica. Si a esto añadimos las numerosas referencias a los detalles téc-
nicos de los dispositivos nucleares (masa crítica, separación de isótopos flsionables, reacción en 
cadena, etc.) , esenciales para la lógica del discurso, nos encontramos con que algunos diálogos 
resultan muy difíciles para un público con escasa cultura científica. Sin embargo, la calidad de 
los actores, que tratan con gran naturalidad estos temas sin ofuscar el protagonismo de las 
pulsiones humanas, supera con creces la dificultad. 
Son particularmente interesantes las constantes referencias a la visión cuántica del mundo, 
que llegan hasta condicionar la sugerente escenografía de Giuliano Spinelli. En efecto, esta teoría 
plantea aspectos filosóficos tan radicales como el de que la realidad objetiva no existe, y que 
sólo obtenemos una imagen del mundo en el acto de observarlo. Así, cuando ya no haya nadie 
que contemple el universo, situación que la obra evoca en clave dramática «<tras nuestra 
muerte, la de nuestros hijos y la de los hijos de nuestros hijos ... »), éste será sólo un abismo 
informe de oscuridad y silencio, los mismos que conforman el fondo y lados del escenario. El 
primer plano, dotado sólo de tres sillas e iluminado con una cálida luz hogareña, nos sitúa en 
casa de los Bohr. Tras él, el suelo se eleva en una superficie cóncava e inclinada hacia el públi-
co, de luz plateada y apariencia lunar, de donde viene Heisenberg y a donde regresa con fre-
cuencia, y su textura es la de un terreno arenoso vitrificado como el que produce la espan-
tosa radiación térmica de la explosión atómica. El eco de la misma ensombrece la acción al 
comienzo y vuelve a sonar ominoso, prologando el final de la representación, en un estruen-
do que corta las especulaciones filosóficas y las dudas históricas, devolviéndonos a la realidad 
concreta de su rastro terrible de cenizas y tierra calcinada. 
En este reportaje nos hemos detenido en las manifestaciones escénicas que más nos han 
interesado, pero no podemos no citar el magnífico espectáculo representado en la Real 
Escuela Superior de Arte Dramático bajo la dirección del prestigioso director ruso Piotr 
Fomenko, que ha adaptado el comienzo de la novela Guerra y paz, de Tolstoi, ni olvidar el King 
Lear, de Shakespeare, montado en el mismo teatro a cargo de la Royal Company Academy 
2002 dirigida por Declan Donnellan. 
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